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Resumo. Com o presente artigo pretende-se mostrar a expressão da linha como 
elemento da linguagem do desenho e, simultaneamente, perceber a relação que a linha 
estabelece com o espaço. Toma-se como referência a obra do artista Lewitt enquanto 
marco de origem concetual do desenho na relação que ele estabelece com o espaço. 
Consideraremos as obras dos artistas Sandback, Gego, Derdyk e Grzymala, cujo trabalho 
usa o espaço como suporte do desenho e, a partir daí, procuraremos perceber que 
relações se estabelecem entre o espaço – que corporiza a obra - e o espectador. Com 
base neste pressuposto procuramos interpretar a obra como instalação ou site-specific, 
resultado da integração do desenho num determinado espaço. Para tal, abordaremos 
metodologicamente três momentos: 1. a contextualização, 2. a clarificação do conceito, 3. 
a experiência do artista e 4. o envolvimento e participação do espectador na obra. 
Procuraremos concluir acerca da presença instigadora do desenho quanto à participação 
do espectador na obra.   
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Abstract. The present article pretends to demonstrate the line’s expression as an 
element of the drawing’s language and understand, at the same time, the relation that the 
line establishes with the space. The work of the artist Lewitt is taken as reference while 
being the conceptual origin mark of the drawing in the relation it establishes with the 
space. The works of the artists Sandback, Gego, Derdyk and Grzymala shall be 
considered as the starting point, whose work refers to the spatiality as means of the 
drawing, and from there, we shall try to understand the relations established between the 
space – that embodies the work – and the spectator. On this basis we try to interpret the 
work as an installation or site-specific as result of the drawing’s integration in a certain 
space. In this way we shall methodologically approach three moments: 1. the 
contextualization, 2. the concept’s clarification, 3. the artist’s experience and 4. the 
involvement and participation of the spectator regarding the installation. We will reach 
the conclusion about the drawing’s instigating presence in relation to the spectator’s 
participation in the work. 
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Introdução  
 
Nas palavras de Emma Cocker a linha, “inquieta, é para o desenho o motivo da sua 
existência pois este nada mais é que manifestação do elemento linha.” (Cocker in Sawdon 
& Marshall, 2012:XIII). A inquietude de que fala a autora resulta da passagem da linha 
como elemento bidimensional para o plano tridimensional fazendo com que esta se 
materialize no espaço. Quando se relaciona com as estruturas arquitetónicas de um 
determinado lugar, o desenho deixa de ser objeto em si, pois o espaço onde se apresenta 
confere-lhe sentido. Como refere Martin,  
 
”Desenho é espontâneo, especulação criativa, experimentação, 
simplicidade, abreviação, expressão, imediatez, visão pessoal, diversidade 
técnica, significados modestos, crueza, fragmentação, descontinuidade, 
incompletude, finalidade aberta. Estas sempre foram as caraterísticas do 
desenho.” (Martin, in Fay, 2013:16) 
 
Assim, procuraremos refletir acerca do modo como a materialidade da linha no 
espaço tridimensional, impulsiona a experiência do desenho.    
A linha, como elemento potenciador da experiência artística, manifesta-se pelo gesto 
do artista. Procuramos interpretar e relacionar diferentes expressões artísticas, quanto ao 
modo operandis da linha, a partir de quatro autores: Gego, Sandback, Derdyk e Grzymala. 
Gego usa a linha como objeto, criando entre elas conexões suspensas no espaço; 
Sandback usa-as para criar segmentos que dividem o espaço, criando ilusões de 
profundidade; Derdyk usa o espaço como suporte para o registo do seu gesto e, por fim 
e Grzymala serve-se do espaço, como se de uma folha de papel se tratasse, como suporte 
dos seus desenhos temporários. 
Em cada um destes artistas, a especificidade do uso é determinante para a 
compreensão do desenho; a partir da relação que se estabelece entre o espaço a 
experiência do artista por um lado, e a presença do espectador e a obra, por outro. 
Poder-se-á então perguntar se existem limites para a experiência do desenho?  
Procurando interpretar esta questão estabelecemos como limite do estudo a 
compreensão do desenho na contemporaneidade, através de uma abordagem 
metodológica em quatro momentos. No primeiro momento, a partir da revisão da 
literatura, pretende-se encontrar referências que permitam contextualizar as questões do 
desenho; no segundo, visa-se o entendimento do desenho enquanto linguagem visual; no 
terceiro, analisam-se o desenho, através de exemplos das obras dos artistas selecionados 
e, finalmente, no quarto momento analisa-se o envolvimento do espectador na obra 
(desenho instalado). 
 
Do Desenho  
 
Embora a consideração da relação do desenho com o espaço seja antiga só nos anos 
60 esta questão será reconsiderada com maior amplitude e preocupação.  
Em 1967, Lewitt publicou os seus Paragraphs on Conceptual Art em que se debruça 
sobre a compreensão do significado da “Arte Conceptual”. Conforme menciona Lewitt 
“a ideia do conceito” constitui-se pela planificação de execuções e de processos antes da 
execução da obra. O resultado da “ideia de conceito” significa, para Lewitt, a presença mais 
importante na obra. A partir desta posição, o autor concebe o desenho como uma ideia 
desenvolvida a partir de informações conceptuais, marcando deste modo uma tendência. 
Os Wall Drawings de Lewitt, não são, mais do que um reflexo do seu conceito de arte, 
traduzido numa experiência que leva o desenho a uma intenção a priori. (LeWitt, in 
Ferreira Cotrim 2006: 176). 
Conforme menciona o artigo de Artishock (2015) LeWitt, entre 1969/1970, encara o 
espaço expositivo como potencial suporte na conceção dos seus desenhos. Desta forma, 
e de acordo com os princípios pós modernistas, (em que a obra de arte se liberta do seu 
carácter enquanto objeto único envolvendo-se com o espaço que o acolhe), LeWitt cria 
uma série de estruturas, rigorosas e combinadas que resultam de desenhos murais, em 
que a linha se assume como o elemento dominante desse espaço (figura 1). (Artishock, 
2015: 8). 
 
 
 
 
 
 
 
 
 
 
    
 
 
 
 
 
 
 
 
 
 
 
Figura 1 - Sol Lewitt, Wall drawing #289, 1978, MASS MOMA, linhas de lápis branco 
sobre parede preta. 
 
                             
A inovação de LeWitt ao intervir diretamente no espaço expositivo ao desenhar na 
parede a obra de arte manifesta-se o gesto efémero da materialização do desenho. 
Assim sendo, o desenho deixa de ser objeto bidimensional passando a ser concebido, 
especificamente, para um determinado lugar, com um limite de duração definido e 
flexível às configurações do lugar.  
 
A propósito da exposição Drawing Now 2015, Schröder, oferece uma perspetiva global 
do desenho contemporâneo. Este autor ao fazer uma leitura transversal do desenho 
posiciona-o face a outras áreas artísticas, considerando-o não só a “mãe das artes”, mas 
também uma representação técnica e artística tradicional. Shröder afirma assim o caráter 
dominante e essencial do desenho em relação aos restantes domínios artísticos. 
(Schröder, 2015: 6) 
Numa perspetiva contemporânea, Dillon, afirma que ainda que não se possa desenhar 
sem uma auto consciência em relação ao próprio médium1 é possível “revisitar” os 
elementos fundamentais do desenhar (Dillon, 2009: 8). Assim sendo, o desenho surge 
com uma visão alterada (a partir da sua inocência, ele renova-se de maneiras 
surpreendentes) e, simultaneamente, familiar sendo nessa perspetiva um médium 
espectral, ou seja, surge como fantasmagórico. Como refere o autor, “o Desenho é 
espectral noutro sentido histórico: aparece como tendo sobrevivido na sua passagem 
enquanto médium, tornando-se um símbolo de certas habilidades artísticas, sólidas, que 
perderam a sua definição e valor no decurso do século passado.” (Dillon, 2009:8). Ou 
seja, o desenho revela qualidades como modelo e como imagem idealizada. Do ponto de 
vista da experiência artística, o desenho é encarado como uma manifestação de 
temperamento direta e imediata, o que leva Schröder a afirmá-lo como “a tentativa 
esboçada, espontaneidade do processo orientado” ou “uma expressão de qualidades exponenciais” 
(Schöder, 2015:6).  
Como refere Roland Barthes “Desenhar é significativamente a ação do gesto, mas, ao mesmo 
tempo mutabilidade e inocência, sem o sentido de que se está a fazer sentido. Desenhar é tornar-se um 
operador de gestos.” (Barthes, in Dillon, 2008:11). Pensamento e ação existem numa relação 
íntima ao manifestarem-se pelo desenho. O gesto é a expressão do movimento do corpo 
do artista, neste caso o desenho é mediador da comunicação que esse gesto proporciona. 
Com é referido por Fisher, este ato poético e íntimo torna-se mágico no sentido de 
transformar o gesto numa identidade que resulta do pensamento e da ação (Fisher, 
2000:221). 
A cúmplice entre o que se desenha e o que se manifesta de imediato torna-se no 
nascimento do “indício”2, como enuncia Fisher. Segundo esta autora, o espaço íntimo 
em que se regista o “indício” que nasce da manipulação do gesto é “um sistema de 
relações espaciais onde o alto e baixo, dentro e fora, antes e depois não existe.” (Fisher, 
2000: 222). 
Para Dillon (2009) “o desenho regressa (…) não como um fantasma de si mesmo, 
mas como uma sombra que ataca surpreendentemente a atitude contemporânea.” 
(Dillon, 2009:14). Tal é referido a propósito da obra de Grzymala que “apresenta o 
desenho de uma forma energética e intrusiva, ou seja, o desenho é produto de um gesto 
pensado que se vai descobrindo e que, ao atravessar o espaço se transforma numa 
instalação envolvente.” (Dillon, 2009:13). 
 
 
 
 
 
 
 
                                                            
1	  Entende-se por “médium” o agente ou meio. No entendimento de David Davies, no capítulo 
Medium in Art: “ No senso comum, um “médium” é um meio de transmitir alguma matéria ou conteúdo de uma 
fonte para um local de destino. (…) Um “médium” da arte é, então, presumivelmente algo que é mediador da 
transição de um conteúdo entre um trabalho de arte e um receptor.” (Davies in Levinson, 2003:181)	  
2	  Fisher usa o termo “indício” para referir o registo, sinal da manifestação do desenho.	  
 
 
 
                                
 
 
 
 
 
 
 
 
 
Figura 2 - Monika Grzymala, Transition, 2006, fita adesiva sobre parede. 
                                       
Nas últimas décadas, na era da instalação, da arte conceptual e da vídeo-arte, o 
desenho surge renovado. Partindo desta amplitude do desenho, Marshall e Sawdon 
refletem sobre as possibilidades manifestadas na estrutura do desenho, adotando o 
conceito de “Hiperdesenho”. Nesta perspetiva, o termo aborda diferentes categorias de 
desenho que não sendo nem completamente rigorosas nem exclusivas, permitem a 
quebra de fronteiras entre diferentes expressões artísticas que derivam da multiplicidade, 
por vezes simultânea, do uso dos médium, por exemplo a obra da artista Grzymala (figura 
2), ao mesmo tempo que através da subtileza e do ambíguo se exploram realidades 
alternativas, por exemplo, o fotorrealismo e o hiper-real. (Marshall & Sawdon, 2012: IX). 
 
A linha no espaço: experiência do artista, espectador e matéria  
 
Gego, em 1957, iniciou a produção simultânea de pequenas e grandes esculturas. A 
sua novidade residiu no facto de ter explorado os limites da linha dando-lhes forma no 
espaço. Nos seus desenhos a linha adquire qualidades criativas e expressivas ao passar do 
papel para o espaço tridimensional. O espaço assume-se como uma espécie de 
articulação que comunica entre as diferentes formas. (Roettig, in Rottner, 2013:6) 
 
 
 
 
 
 
 
 
 
 
 
 
 
 
 
 
 
 
 
 
 
 
 
 
 
 
 
 
Figura 3 - Gego, Reticulárea, 1969, Museo de Bellas Artes de Caracas, metal. 
Storr refere que: 
 
 
“Gego apresentou “Drawings without paper” em que a linha é emancipada da 
superfície plana, gesto a partir da superfície. Uma alavanca livre, no intervalo entre duas 
e três dimensões, proporcionando um novo tipo de relevo que se torna numa realidade 
óptica e tátil.” (Storr, R. 2003:112).  
 
A linha é transformada num objeto tridimensional, o desenho tornou-se, como ela 
própria diz: “num diálogo com um companheiro agradável, um aliado na descoberta da 
estrutura, transparência e liberdade da linha.” (Gego, in Rottner, 2013:23). Esses 
desenhos, por exemplo, Reticulárea, 1969, (figura 3), permitem perceber a vida dupla da 
linha. Tal como refere Storr, por um lado, apresenta-se firme, funcional, instrumento na 
composição de estruturas matemáticas, por outro lado, apresenta-se viva, curiosa e 
imprevisível, “uma criatura impaciente à procura de novas aventuras”. Formas 
triangulares, objetos combinados em rede no espaço, “transparência e volume, duas e 
três dimensões, movimento e quietude, desenho e escultura, estrutura geométrica e 
crescimento organizado.”(Storr, R. 2003: 17). 
 
 
 
 
 
 
 
 
 
 
 
 
 
 
 
 
 
 
 
 
 
 
 
 
 
 
 
 
 
 
Figura 4 - Fred Sandback, Untitled (Sculptural Study, Five-part Construction), 1987/2009, 
David Zwirner Gallery, fio de lã. 
 
Sandback desenha no espaço com linhas esticadas, segmentos que apreendem o 
espaço e a profundidade (figura 4). O espectador participa numa profundidade ilusória 
sendo o espectador a procurar o significado dessas ilusões. Como refere Tassinari, as 
“suas esculturas “são como que” desenhos em perspetiva desenvolvidos no plano do papel ao espaço do 
mundo, mas que no papel só o dão a perceber por meio da ilusão.” (Tassinari, 2010:196). Sandback, 
ao definir o seu trabalho de transparência refere que “o retângulo imaginado transforma-
se numa lâmina de matéria transparente como vidro e a construção parece 
paradoxalmente invocar um volume imaginário e anular o peso da gravidade.” 
(Sandback,1975:11-12). 
Neste caso, Derdyk utiliza um processo constante que encadeia um trabalho após 
outro. A sua pesquisa é acerca da linha e dos seus suportes. Nas suas palavras: “(…) Se a 
dança é o corpo, se a palavra é a voz (a palavra falada), para a música é o som… e como 
eu sempre tive a coisa do desenho muito presente, nesta hora eu tive um “insight” ao 
perceber que para a linha é o espaço.” (Derdyk, in Bamonte, 2008; 82). Para Derdyk a 
linha é percebida como “encontro entre as coisas” (figura 5), ao ser, expressão da matéria 
do sensível, do corpo do traço, do digital, e, por outro lado, a linha é absoluta e 
conceptual, mental e abstrata. (Sapienza, 2005: 5). 
 
 
 
 
 
 
 
 
 
 
 
 
 
 
 
 
 
 
 
 
 
 
Figura 5 - Edith Derdyk, Rasures III, 1998, linha preta de algodão. 
 
Para Derdyk a linha apresenta-se como uma motivação que supera os seus próprios 
limites ao deixar de subjugar-se à necessidade da representação. Desta forma, a linha tem 
“um poder transitivo que transcende a questão da figuração.” (Derdyk in 
www.youtube.com/watch?v=SYP3gacfIM8) ou seja, apresenta-se corpórea passando a 
ser o espaço o substituto do papel. A linha acontece no percurso do seu desenho no 
próprio espaço.  
 
Como refere Winkel, tal como o “bater do coração e o pulso” (figura 6), Grzymala 
investiga o movimento da linha, que surge com movimento do corpo no espaço inter-
relacionados. No seu trabalho há sempre um “envolvimento com o fenómeno e o médium 
do desenho, mas também com o contexto em que é configurada a instalação.” (Grzymala 
in Winkel, 2011:9). Grzymala usa a linha enquanto essência, ela própria a define como 
“plataforma de interpretações multifárias3. Contínua, princípio e fim.” (Grzymala in Winkel, 2010: 
9). A linha é usada de forma múltipla e com diferentes direções, associando elementos. 
Um relacionamento que se revela simultaneamente, simples e complexo (Monika in 
Winkel, 2010:10).  
A artista Grzymala explora a linha através de um rolo de fita adesiva, fazendo uma 
viagem pelo espaço, ainda que de forma temporária, um percurso de distâncias em que se 
executa a ideia. Todo o processo do desenho quer mental, quer testado em estúdio é 
executado tornando-se numa imagem real e acessível pelo que, como refere a artista “o 
espaço não é dominante enquanto algo que faz parte da obra, mas como suporte da 
obra.” (Grzymala in Winkel, 2011:11).  
 
 
 
 
 
 
 
 
 
 
                                                            
3	  O que se demonstra ou apresenta sob vários pontos de vista, perspetivas ou formas.	  
 
 
 
 
 
 
 
 
 
 
 
 
 
 
 
 
 
 
 
 
 
Figura 6 - Monika Grzymala, Polyhedron ,2011, fita adesiva. 
 
 
A experiência destes artistas, ao procurarem afirmar o desenho por via da 
materialização do gesto no espaço, deixa claro que eles possibilitaram novos caminhos e 
paradigmas para o desenho na contemporaneidade. 
Com os exemplos aqui apontados, compreende-se que os artistas investigam a partir 
de processos experimentais que pretendem dar forma tridimensional à linha. Assim, ao 
criar a possibilidade de materializar da linha no espaço, o artista concede à obra a 
particularidade de criar um vínculo, não só com o espaço, mas também com o 
espectador permitindo-lhes envolver-se e experienciar a obra. 
 
Do Lugar  
 
O pós modernismo traz consigo uma abordagem interdisciplinar que permite aos 
artistas ampliarem as suas fronteiras empregando uma ampla variedade de meios para os 
seus fins. No final dos anos 60 surgiram os primeiros exemplos do site-specific que 
pretendiam reverter a ideia de escultura, enquanto prática artística, na evocação do 
espaço como referente da obra. Desta forma, o conceito do espaço faz com que o objeto 
artístico deva ser usufruído sensorial, temporal e espacialmente, pela presença de um 
espectador.  
Como refere Kwon “o site-specific é algo temporário, um movimento; uma cadeia de 
significados carente de um foco particular (…) uma narrativa nómade cujo percurso é 
articulado pela passagem do artista.” (Kwon, 2004: 172).   
 
Pelos artistas abordados, percebe-se que cada obra instalada é irrepetível. Gego, por 
exemplo, cria as suas obras ajustando as formas, integrando-as em diferentes situações 
espaciais. Para além desta preocupação, nos seus esboços, incorpora o espectador nas 
suas “redes”, densas ou mais abertas.  
Por outro lado, Sandback define as suas esculturas ou construções (retirando-lhes o 
rótulo de obra minimalista) como simples factos sem “nenhuma intenção 
representacional” ainda que não se consiga evitar o efeito cognitivo e perceptivo que elas 
produzem no espectador. O artista apresenta alternâncias entre planos e profundidade, 
despertando no espectador uma sensação ambivalente de calma e quietude, quer pela 
cautela na aproximação às obras, quer na compreensão dos planos e profundidades que o 
olhar alcança no espaço ocupado pelas obras. Sandback realiza algumas das suas obras 
num lugar particular bem como com um determinado tempo de vida; ou seja, o seu 
trabalho apresenta uma transitoriedade intrínseca. Ao refazer uma peça, num lugar novo, 
Sandback, automaticamente, concretiza uma peça diferente ou refazendo-a, no mesmo 
lugar, ela apresenta-se como uma peça diferente. Os seus trabalhos, são capazes de vir a 
existir num momento futuro, mas, numa nova situação. Vinculado e subordinado a um 
lugar peculiar, pretendem existir nesse lugar sem contar a história do lugar. 
Derdyk constrói “situações no espaço”. Tal como ela refere ”o meu corpo virou ponta do lápis” 
(Derdyk in http://www.galeriavirgilio.com.br/artistas/jsuci/txt/entreasmedidas.html) 
pelo que podemos perceber a habilidade que o corpo tem no seu caráter performativo. 
Como ela própria refere “sempre vale lembrar que, também por trás da palavra desenho, existem os 
sinais do desejo que se lançam e se projetam no espaço do mundo, mesmo que na intimidade de um 
gesto”. (Derdyk in 
http://www.galeriavirgilio.com.br/artistas/jsuci/txt/entreasmedidas.html) 
Através do movimento que incute ao corpo e ao gesto da sua mão, Grzymala realiza 
desenhos de grande dimensão que emergem através de fitas adesivas que percorrem 
impetuosamente quilómetros no espaço. Grzymala refere que o seu maior desejo reside 
em conceber a sua própria linha, a ferramenta base de desenho das suas instalações. 
Grzymala apresenta instalações com durações fixas – site-specific – endereçadas ao efémero 
e a um tempo limitado, tais como as produções teatrais que funcionam “temporariamente 
como performances ou happenings.” (Grzymala in Winkel, 2011:22).  
 
 
Considerações finais  
 
Pretendeu-se com este artigo perceber, na contemporaneidade, o contexto do 
desenho a partir da linha. Nesse sentido, através dos artistas mencionados, procurou-se o 
estender de que modo a utilização particular da linha na concepção do desenho 
caracteriza a sua obra refletindo-se no entendimento do desenho contemporâneo. Assim, 
a linha, ao materializar-se no espaço tridimensional, admite a expansão do gesto do 
artista que passa a ser participado pelo espectador. Ao abordarem diferentes artistas, 
Marshall e Sawdon, analisaram as fronteiras do desenho na contemporaneidade 
constatando que estas não existem. Assim, tentaram uma categorização do desenho 
adotando a palavra “Hiperdesenho” que sugere uma abordagem bi ou tridimensional em 
que o desenho não é circunscrito, mas transversal. Esta designação, a partir dos autores 
acima referidos, sugere-nos uma reflexão sobre “o que constitui um evento ou o objeto do 
desenho.”(Marshall & Sawdon, 2012:X). Ainda segundo estes autores, o “Hiperdesenho” é 
uma abordagem em que as fronteiras espaciais são quebradas e diminuídas de tal forma 
que passam a “providenciar o contexto”. “Hiperdesenho” é uma oportunidade sugerida 
para a prática do desenho não apenas ligadas ao acto da sua realização formal, através de 
um médium que será ainda vinculado à disciplina do desenho, mas estabelecendo 
condições para que o contexto participe como constituinte do objecto artístico.  
Ainda através da linha, elemento fundamental do desenho, habilmente 
metamorfoseada, ganha corpo e torna-se objeto no espaço pela subtil experiência do 
artista que procura com obra instalada a presença do espectador.  
 
 
Referências: 
 
Dillon, B.: The end of the line: attitudes in drawing. Hayward Publishing, London 
(2009)  
Downs, S.: Drawing now: Between the lines of contemporary art. IB Tauris, London 
(2007) 
Fisher, J., Santacatterina, S.: On drawing. Tate Publishing, London (2000) 
Grzymala, M., Kipphoff, P., Winkel, E., Zegher MC.: Monika Grzymala 11: works 
2000-2011. Hatje Catntz Verlag, Berlim (2011) 
Kwon, M.: One place after another. Site-specific art and locational identity. MIT 
Press, London (2004) 
Lewitt, s. In Ferreira, G., Cotrim, C.: Escritos de artistas: anos 60/70S: Parágrafos 
sobre arte conceitual. Jorge Zahar, Rio de Janeiro (2006) 
Marins, J. (2004). A estranheza do ser no processo criativo: experimentações. São Paulo: 
Bamonte-UNESP 
Rottner, N. (2013). Gego: line as object. Berlin: Hatje Cantz 
Sawdon, P., Marshall, R. (Eds.).: Hyperdrawing: beyond the lines of contemporary art. 
IB Tauris, London (2012) 
Sawdon, P.,  Marshall, R. (Eds.).: Drawing now: Between the lines of contemporary 
art. IB Tauris, London 
(2007) 
Sandback, F., Malsch, F., & Meyer-Stoll, C.: Fred Sandback. Hatje Cantz, Berlin 
(2005) 
Sapienza, T.: Viés (Edith Derdyk). Instituto Arte na Escola, São Paulo (2005) 
Schröder K., Lahner E.: Drawing Now 2015. Hirmer Albertina, Wien (2015) 
Storr, R. Gego's galaxies: Setting free the line. In Art in America, 91(6). (2003) 
Tassinari, A.: O fundo incerto da certeza: as esculturas de Fred Sandback.  In Novos 
Estudos-CEBRAP, (88), São Paulo (2010) 
Museu Vivo Edith Derdyk., https://www.youtube.com/watch?v=SYP3gacfIM8  
Artishock, Sol Lewitt. 17 wall drawings. 1970-201,  
https://pt.scribd.com/doc/279570476/Sol-Lewitt-17  
 
 
